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　本稿は2009年より実施した社会と現代アートのかかわりに関する研究の昨年度までの結果を
受け，札幌で作家として活動する研究員の，作品及び制作過程における表現手法の質的向上と
発信力の獲得を目的とした考察をまとめたものである。これは各研究員の現在を社会的要因
や美術史的観点と照らし合わせると同時にそれぞれの制作経験と現在の制作を比較する中で，
各々の問題点や課題を見出し克服するための要因を抽出する試みである。制作の現場と展覧会
での発表の中で考察と実践を繰り返し，作家自身の抱える問題意識が普遍的な価値を伴い共有
されるようなものとして形になることを望んでいる。
＜キーワード＞　現代アート　表現手段　色彩　インスタレーション　ドローイング
Ⅰ．は じ め に
　芸術的表現が近代的個人の視点とその世界観の表現として了解され進展している。ここ200
年ほどの，比較的新しい歴史の先端に放り込まれた今日の表現者たちは，多くの難題に直面し，
多様な道を選択することになった。個人の解放と確立，多文化主義の浸透にともなって，それ
ぞれの視点を反映する個性的な表現が生まれた。こうした多様性こそ，抽象表現の誕生以来か
ら今日に至る我々の時代の芸術のきわめて特徴的な状況といえる。
　このような時代にあって，サンフランシスコ，札幌などで現代社会と芸術の関係をさまざま
な場面で調査してきたが，今回，各研究員，末次，大井，林はアーティストとして，表現者と
しての原点である制作の現場に立ち帰り，それぞれの作品に立ち入った創造する側からの作品
論を展開する。
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Ⅱ．焦点を設けない風景画の制作（末次）
１．2000年からの制作に関するノート
＊本項は2010年北翔大学学部紀要制作ノートを本稿のために再編集したものである
　2000年からの制作活動は自然や風景をモチーフとしたものが中心となっている。その頃から
自然や風景が語りかけてくる，という感覚を持つことが多くなったからである。語るとはモチー
フと作家の緊密なコミュニケーションのことを言う。これ無しに作家は制作を成し得ない。自
然や風景が与える創作への微かな息吹やきっかけを，それまでは見過ごしがちであったとも言
える。自然や風景が，作者自身が持つ作家としての創作原理と結びつくことを理解し五感でそ
れを感じたとき，その細やかで大胆な営みを，それを翻訳するかのように記録し作品化しよう
と考えた。
　きっかけとなったのは1999年12月〜2000年１月，ドイツ，ノルトライン=ヴェストファー
レン州において，知人の紹介で訪れたケルン市ランゲハイデの田園地域での短い生活である。
北海道とほぼ同じ緯度を持つ厳しい自然の中で，これまで見過ごしてきたそれらの美しさを作
品化する経験を持つことが出来た。その中では，ヨーロッパ特有の雄大で美しい自然風景もさ
ることながら，細やかな生活の中に見出す美しさ，たとえば極寒の農業路で荷を運ぶ馬の吐く
真っ白い息遣いさえも創作のきっかけを与えてくれた。また，天窓に切り取られた星空にも無
限の表現的可能性を覚えた。
　制作の方法としては一般的に屋外写生と呼ばれる風景画制作，またはデッサンと変わりなく，
モチーフ（もしくはテーマ）を実際に目の当たりにした，アクリル絵具や油絵具，描画用イン
クを用いた着彩描画である。支持体はワトソン紙をはじめとするやや厚手で中荒目の画用紙で
ある。制作を進める際の留意点は，モチーフを観察し，触覚で確かめつつ進めていく過程の中
で，極力そのものの形態や色彩をなぞらえずに，感じた線，色彩，それらの動きによって現れ
る画面に反応しながら筆を重ねていくということである。表現がモチーフの説明になってはな
らず，風景なり自然物が語りかけてくる内容を，色彩として，形態として描き留めていくこと
写真１　展示の様子 写真２　展示の様子
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がポイントとなる。そこにはモチーフそのものが持つ魅力を最大限に引き出す効果がある。結
果モチーフとは形態・色彩とも乖離した表現となっても，かえってそこにこそイリュージョン
が現れる。モチーフの本質を常に意識しながら，アトランダムな表現を楽しみ描き重ねていく
ことが本制作の鍵となる。このシリーズではタブロー（Tableau）による作品化を避け，より
衝動的な効果のあるカラー・ドローイング（Color	Drawing）をもってシリーズとなる。これ
らは2007年から制作したもので，北海道の小さな自然が主なモチーフである。
２．2009年からの制作について
　2009年からの制作はモチーフへの視点をマ
クロの視点へと移行した。つまりモチーフを
手に取り観察する自然物から風景へと変化さ
せた。絵画表現の主たる目的は事物の再現と
心象の表出であると考える。再現される事物
が外部のものであるのか，表現者の内部のも
のであるのか，または表出する心象が現実世
界を反映しているのかいないのか。様々な捉
え方または表し方が在る中，絵画が表現のた
めの一手段であるときに，本研究における筆
者の関心は自然界の風景の中に在る。風景とは心象風景などという言葉もあるとおり，人間の
営みや心のありようと共にあり定義されることの難しいものである。現実世界で目にする風景
（Landscape）すらもその色や形が定まるものではない。時間や世界が存在し続ける限りそれ
は常に揺らいでいるものである。筆者は現在，自然の風景を地平線，水平線，稜線，海岸線に
抽出し見出そうとしている。それは風景の中に見える多くの事象について，色とその境界線の
みによって限りなく純化した表現を行うことである。風景を捉えるときに視覚的にも感覚的に
も焦点を必要としないと打ち出し，一見風景画にも見えないような風景画は，鑑賞者にどのよ
うに見えるのか関心がある。
　制作は主にアクリル用キャンバスで行う。白亜地は用いずにアクリルもしくは油彩で描くの
だが麻地に絵の具が染み込み発色がくすむことを計算し，絵の具の適正な調合を行う。制作の
ポイントはこの色彩の調合と配色，そして色と色の境目，際の処理にある。また色彩の配合・
配置と境界の問題に特化した表現なので描画に拘らない形態（インスタレーションやデジタル
プリントなど）が可能になると考えられるがこれらは今後の課題である。
３．今後の展開について
　筆者が現在問題とするテーマは常に目の前にあるもので自己以外のものである。表現という
ものは一種の道具であり，それを磨き上げ使いやすくすることが作家の仕事であると考える。
写真３　風景画の習作
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現代アートと呼ばれるものが一般的には難解なものとして捉えられているのは，現代アートに
おける量的な経験不足によって鑑賞者が鑑賞者としての表現力を獲得していないことによるも
のであろう。また表現とは作品の制作もしくは音楽や舞踏をすることに留まらない。制作にお
いて手法や技法を深化させる必要があることは言うまでもないが，生活の中で様々な表現の機
会があるように，制作の現場で手法や技法に固執しすぎては表現として物足りなさを感じる。
特に自然の中に含まれる風景をモチーフとして捉えるときには様々な視点から多様な表現が可
能であることを意識して取り組まなければならないだろう。然るに筆者は現在捉えている自然
の風景について，あらゆる表現の試みに取り組む所存である。現在は平面作品を主な制作とし
ているが，今後は前項でも述べたとおりインスタレーション等の形でも風景を表現していきた
いと考えている。
Ⅲ．形体とイメージの関係性の変化について（林）
　本章は，筆者（林）の最近の絵画制作の変遷とその諸要素についてまとめたものである。基
底材が紙からキャンバスに変わったことにより，作品の傾向が大きく変わった最近10年間に，
制作過程で考えたことなどをまとめた過去の拙文（北方圏学術情報センター年報掲載の作品発
表制作ノートなど）を再編集した。
１．「眼を閉じて」シリーズからの転換
　1999年から制作してきた「眼を閉じて」シリーズ（写真１）は，主に和紙（もしくは韓紙）
をパネルに張った作品であったが，2008年から制作方法を大きく方向転換した（写真２）。但
し，素材や制作方法は「眼を閉じて」シリーズを始める以前に使用していたものとほぼ同じで
あり，制作意図もそこから引き継ぐものであ
る。1990年代は，大型の自作キャンバスに綿
キャンバスを張り，平面的な色面と描画の偶
然性を組み合わせて，「滞留したエネルギー」
を表現するという内容の作品を作っていた。
　そもそも，基底材がキャンバス（麻や綿）
から紙に変わった理由は二つあった。一つは，
絵画のモダニズム論的展開の中で否定されて
きた奥行き表現の新たな有効性を再考するた
めに，紙への絵の具の浸透性を利用出来ない
かと考えたこと。もう一つは，あらゆる色を
含んでいるような墨という素材の可能性を追
求したかったことである。今回の転換（展開） 写真１　眼を閉じて
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も，その点は引き継いでいる。絵の具の浸透
性の利用は，紙だけでなく，下地絵の具で目
止めをしていない綿布（生キャンバス）でも
可能であり，墨の表現も，紙ほどではないが，
ある程度の微妙なニュアンスが出せる。しか
しながら，技法の面から言うと，紙ならでは
のエンボス効果が利用できなかったり，裏面
から絵の具を染み込ませることができなかっ
たりと，紙と綿布の違いは大きい。それによっ
て，制作意図が思いがけない方向へ変化する
こともあった。それよりも，実際に見えるところで大きく変わったのは，画面の中の形体表現
がはっきりした点である。前シリーズで，かろうじて判然とする形は，ほとんどがドリッピン
グと滲みで作ったものであり，支持体への直接的な描き込みはなかった。つまり，意識的に形
の表現を茫漠とした画面の中に埋め込むような見え方にしていたが，今回は，はっきりと描画
で形を描き起こした。前シリーズ最近作のサブタイトル「たおやかさのかたち」は，埋め込め
られていたかたちの「可動性」と「滞留したエネルギー」を抽出してもらうための言葉だった
が，今回は，それを作者自ら実証して見せたということになる。
２．タイトル「心を浮かべて」について
　「心を浮かべて」というタイトルは，前作までのタイトル「眼を閉じて」と対になる言葉で
はなく，時間的な流れを意識しつつ全く違った状態を意識した言葉である。人間が持っている
諸感覚の一部を遮断することによる他の感覚の覚醒状態を誘うための仕掛けから，諸感覚を司
る中枢を放つことから生じる現象を喚起する状態へ誘うための仕掛けへと変化した作品を表す
タイトルである。「みる」という，アートにおいては最重要な要素について，問い直すための
タイトル。さらに行為を司るもの，つまり，みる行為の上位にあると考えられる「心」に関す
る事柄を考えた。
　当初，心という言葉をタイトルに使うことには，抵抗感があった。それは，アートと心の関
係を考えたり，対比したりすることが，あまりに一般化し過ぎているという印象を持っていた
からだ。アートに限らず，心そのものについて，話題になることがたくさんあるからだろう。
心をとても重要なものとして捉えている反面，その存在が，過度に大きくなり，主体たる人間
の存在を脅かすことがあるのではないか，という漠然とした違和感を覚えていたことから，心
を一度人間から「放つ」ことを考えてはどうだろう，というこれも又漠然とした対処を思いつ
いたことが，新タイトルを決める実際の契機であった。
　さらに，制作を進める中で，もう少し積極的に心を考えたいと思うようになった。新タイト
ルで作品を発表し始めたころに，「心」にまつわるおもしろい話を知った。それは，心という
写真２　心を浮かべて（2008年の展覧会）
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漢字は，漢字が生まれた時点ではまだ発明されていなかった。そして，発明されてからもしば
らくは余り使われなかった。今のような使われ方をするのは，比較的新しい時代になってから
であるということだった。例えば「論語」は，孔子の言葉を集めた本であり，心について，あ
るいは関連する言葉が重要なものとして扱われていると思われがちだが，実は孔子が生きた時
代には，心という漢字も概念も，まだ余り普及していなかった。そして，孔子没後500年を経て，
弟子達によって完成した論語が世に出るころに，やっと心は，広く使われるようになった。タ
イミングとしては「論語」は，「世界で初のこころのマニュアル」になったとする考えである。
「心があるから人間である。」「人間には心がある。」という必要条件は，現代社会では少し怪し
くなった向きもあるが，もともと人間には心がなかった。という論旨は，刺激であった。
３．形体の広がりと繋がり
　作品写真（３）は，「心を浮かべて」のインスタレーション作品４作目である。中央の矩形キャ
ンバスは，縦横の比が１：２のM120号キャンバスを横位置に２枚つなげたもので，そこから
はみ出すように配置したパーツはキャンバスに描画してからカットしたものだ。この作品の特
徴は，図として見える白い形態が正円に近い形に変化したことと，キャンバスサイズが横長に
なり，これまでの既製のキャンバスサイズでは表せなかったと空間感を出していることである。
そこで，改めて，矩形キャンバスとそこからはみ出る形体の関係を考えながら作品の意図のよ
うなものを述べてみる。
　もともと，キャンバスからはみ出したパーツを採用したのは，イリュージョンの誇張やイメー
ジの複層化が理由であるが，そのためには，キャンバスの地と図の関係を自由に，あるいは無
意識に反転させたり往復したりするような仕掛けをつくりたかった。そこで，同一平面上にと
どまればトリッキーな描画法を駆使しなければならない恐れがあったため，キャンバスだけで
なく，キャンバスが掛けられた壁を活用することにした。単に物理的な段差を利用したかった
とか，平面上の枠の内外の差異を利用するということではなく，作品の内容には直接的には関
係のない壁との間に新たな物語や次元が作れないかと考えたのである。言い換えれば，「絵画
の外」という概念を取り込み，「絵画の外」に
ある自由な空間性と時間性を掘り起こし，作
品に取り込みたかったのである。
　丸い形は，前シリーズ「眼を閉じて」でサ
ブタイトルにも含めた「たおやかさのかたち」
の一つの答えといえなくもないが，単に自分
の心を客体化するとか客観視すると言うよう
な単純な発想はない。あるいは第三者の心を
象徴的に並べたわけでもない。丸い形を誰か
の心の形象化と見るならば，もっと形の内側 写真３　心を浮かべて（2010年の展覧会）
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に描き込みを入れるだろう。今回の形態は，鉛筆と絵筆によるドローイングの繰り返しによっ
てつくられている。拠り所のキーワードとして「たおやかさ」というものがあるが，具体的な
物体を思い描いてドローイングしているわけではない。描かれる形体は，描き込んで形をクリ
アにする度に，色を塗ってそれを消すように形を整えるというようなプロセスを何度も繰り返
した。デッサンやドローイングの制作中は顕著に実感するが，画面に施した軌跡はいくら消し
てもその上描きに影響する。線の持つ喚起力と多義性は，そうして生まれると思われる。その
ようにして生まれた丸い形体は，何かを具体的に表すというよりは，実は，「窓」のような境
界線ではないかと考えている。何年か前に制作した波板シリーズで，カットされた帯状の細長
いシートを輪の状態にして展示したことがある。それは，一種の欠落の境界線であり，入り口
であり出口でもある作品だった。キャンバスをはみ出て，壁に貼り付けられた丸いキャンバス
布は，その時点で丸い形以外の空間を，キャンバスを展示する壁から違う次元の空間へと変質
させる。そこに時間差をつくり，キャンバスと壁の関係性に時間的な流れと遠近感を作り出し
たかった。
　もちろん，絵画自体が窓として概念化された時代があり，今もその役割を果たす作品もある。
とくに遠近法が整備された時点では，窓としての機能は重宝された。しかし，その当時の窓の
役割を演じた矩形キャンバスは，今回の作品においては，窓ではなく，窓の外と内を切り替え
るスウィッチのような役割を持っている。
４．言葉と絵画
　「心を浮かべて」というタイトルでつくっているシリーズ作品は，心の進化論といえる言説
に出会ったことから始まったことは先に述べた。簡単に言うと，「心」の存在が大きくなるに
つれて，「心」を使った漢字が増え，言葉も増えた。そこから，概念の気づきともいうべき現
象を考えることになったということである。それは，言葉に出来ない感情や思いが，呼応する
言葉を持つことによって明瞭に認識される現象と同様である。誰でもそういう経験があるだろ
う。視覚芸術としての絵画では，平面上の残された何らかの形と色が作り出すイメージによっ
て，同様な現象を呼び起こすことが出来る。しかも，言葉よりも共感度が高いだろう。
　言葉も，一種の窓と考えられる。しかも，窓の向こうは見るものによって変化し遠近感も違
う。ものの概念が先にあり，それに命名されたのではなく，言語化しながら概念が切り取られ
てきたように，言語が領域を設定する以前にも，おそらく何かしら区切る物差しのようなもの
があったに違いなく，その物差しは窓といっていい。要するに，今回の作品は，そのような物
差しを表す作品になればと考えている。そして，その先には，初めから人間にあったと思われ
ている「心」の後進性についての問題意識を喚起する装置を作りたいと目論んでいるのである。
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Ⅳ．私の表現としてのアート（大井）
１．歴史的背景
　この論の「はじめに」ですでに述べたような歴史的経緯を経て，今日，芸術は権力や宗教か
ら独立し表現者本人に帰属することになった。	例えば，絵画的表現手段を使って自身の世界
観を表す事が芸術的表現，アートとして認められている。
　さらにアートを形成する物理的構造，表現技術，意味内容，に関わる緒問題は，その時代特
有の，社会的，政治的，経済的，地政学的そして文化的状況などと不可分に絡み合っていて，
一見自立しているようではあっても，それらと切り離し得ない。
２．個人的体験と背景
　アメリカで制作を始めた時期，1970年代はまだ抽象表現主義の洗礼を受けた，または流れを
汲む作家が多く，僕も少なからずその影響を受けた。そのうちイーストビレッジを核に，ネオ・
イクスプレッショニズムに続いてぞろぞろとネオをつけた，ネオジオのようなかなり無理のあ
るイズムが人工的に発明された。混沌とした時代，明確な流れを特定できない状況が続き，様々
の視覚的スタイルや様式がその思惑を持った筋でまことしやかに取りざたされ，誰が，どんな
表現が時代の覇権を握るのか，舞台裏では，美術館，コレクター，アーティスト，評論家など
がいつもざわめいていた。そんな思惑の中で，多くの表現や，作者が泡のごとく水面に浮かび
消えて行った。このような状況の中で，自身の表現の方向が危ぶまれ，よって立つ堅固な基盤
の形成の必要性を痛感する事になった。無意識に東洋を背負っていた自分が，今度は，意識的
に西洋や，アメリカを引き受ける事の安易さを容認できずに時間が経った。アメリカ，西海岸
での制作，活動が27年に及び，日本での20歳代までの体験と交雑して二元的，重奏的な視点を
持ち，時には衝突する双方の概念を内部に抱え今日に至っている。
３．作品を形成する諸要素
　（1）　色，カラー
　（色として感知される刺激の源は様々ではあるけれど，ここではピグメントによる色彩，直
接の光によるもの，など全てを含めて色として認識される刺激を便宜上カラーと呼んでおこう）
　カラー体験，これはいま僕らの日常周辺にあるカラーを考えると，必ずしも昼日中に感知する
自然界からの物だけではない，夜に点滅する人工の光源，ネオン，学術情報として人工的に着彩
されて目に見えるように翻訳された，x線，γ線などの領域図も含む。幼児期の素朴で直接的な
体験は，植物，炎，海，空などの色彩を見近な物にするけれど，テクノロジーがもたらす斬新な
色彩体験においては，対応する自然状況を見いだしにくい。言い換えればこれら人工的な色彩は
その対象物を持たず，それ自体で遊離，独立し，いわば波動やエネルギーだけの抽象的な存在
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となってしまう。われわれの原初的
な経験を喚起しにくいこれらの色彩
は，周辺の自然体験から遠く乖離し，
まさに時代の不調和，不協和音を僕
の仕事の中に持ち込んで，扱いにく
い要素ではあるけれど作品の意味を
アップデイトし，時代との無意識の
関連，足掛かりを造ってくれる。
　（2）ドローイング，DRAWING
　文字通り，行為として引きずる事
ではあるが，実にその言葉は僕の制
作の中では非常に当を得ていて，多
様な状況と様々の性格の感情を伴っ
た行為の痕跡を残す事に貢献してく
れる。完全な無意識と恣意的で意識
された状態の間を行き交って，多様な性格の線的な痕跡を描き分けるためのドライブとなる，心
理的なコントロール或はノンコントロールの使い分けによる描線は，自分が投げ出された世界の
あり方を一つの行為の中に反映させる。自分を押し付けず道具や状況に任せ，またある時は強制
する。その微妙な力関係から現れるさまざまの表情は豊かで，もう一つの自然が成長する。この
ことから意志と身体（自然）の乖離，不如意，を意識しつつ制作を司り進行するのは，作者自身
だけではない事が体験される。画面中の一見，物の再現であるようなイメージは，そのコピーと
説明を避けるために上記のように他者との心理的駆け引きのやり取りで形成される。そのように
して自己と自然を作品に導入することになる。
　（3）重層的な画面構造
　上記で説明したドローイングの道具は鉛筆
と限らず，筆と絵の具，コンテなど，欲しいラ
インのクゥオリティーを得るためにほぼ何でも
利用する。不要となったり，何らかの理由で
気に入らないラインは次のラインや色彩の下
に埋もれて行くが，制作の歴史を残すために
完全に隠蔽せずに積み重ねて行く。時間軸に
そって積み重ねて行くドローイングは絵の具
の層の中に見え隠れして僕の歴史を形作る。
写真１　I AM A REVOLUTION
写真２　TIME
写真３　PORTRAIT OF A FAMILY
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　（4）支持体の構造	
　作品を成立させている物理的な緒物，木枠，グラウンド，キャンバス，ピグメント，などの
素材のたいがいの物はコオプテドされていて，アートは既に確立した手法，手順があるからこ
そ，そのために必要な部材は商品として製造され，画材店で	売られている。さらに完成作品
の流通経路もビジネスも成立しているがこの点については論点を離れてしまうのでここでは深
入りしない。このように芸術制作の手段が飼いならされ商品として供給されるような整備され
た体制の中から自らの価値観を超える芸術表現を実現する事は相当に困難な仕事となる。
　このことから導きだしたことは，構造変換と表現に必要な新たな素材の開拓で，構造と素材
の多様な試行錯誤，実験を行なっている。
４．最後に
　上記４つの要素，色彩，ドローイング，画面の重層構造，支持体の構造などがイメージと供
に共振し，できる事なら，たまたま自分が生きる事になったこの時代と，自分を生んだこの土
地との深いrelevancy（関連性）を露にし，新たな地平を望みたいと願っている。
Ⅴ．まとめとして
　本稿で取り上げた各研究員の問題意識は必ずしも制作の現場で共有されるものではない。作
家はその経験や現状において制作の在りようを変化させながら作品をつくる。それは完全な個々
の仕事である。しかしながら本共同研究を展開し議論を積み重ねていく過程，そして本稿での各々
の考察をまとめてみると幾つかの共通する領域があるようだ。まず北海道，特に札幌という地域
を制作の基盤にしていることによる色彩の問題。同じ地域での気候条件では若干の差異はあろう
が生活の中で感じる色彩も類似していると考える。その色彩をどう捉えて作品に反映させるのか
は各々の制作で違ってくるが，ベースとなる部分は共通している部分が多いだろう。当然のこと
とも言えるが，色彩の理解と実践は作家の根幹となる部分であるため欠かせない問題である。そ
して心に映し出す像を，意識的に表出するのか，無意識に表出するのかが，技術的な側面も伴っ
て各々の問題として挙げられる。それはドローイングとタブローの関係，平面表現と立体表現も
しくは空間表現の選択，いかにそれらを作品として鑑賞者の前に提示するのかという問題も含ま
れると考える。本稿ではこうした共通の問題意識を幾点か確認することが出来た。それらを踏ま
え，各々の作品や発表の機会にフィードバックしていくことがこれからの課題であろう。
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